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Sin necesidad de invitación 
No need for an invitation 


Cuando Medellín se prepara para recibir cerca de 
9.000 visitantes de diferentes lugares del mundo, 
el Museo de Arte Moderno de la ciudad, organiza 
en dos de sus salas una muestra con obras de su 
colección. La publicación que tiene en sus manos 
se edita con motivo de la exposición que lleva su 
mismo nombre. 


Corte 50 ofrece al visitante la posibilidad de 
apreciar cincuenta de las obras más importantes 
de la colección del Museo de Arte Moderno de 
Medellín, sin querer decir que sean éstas todas ni 
que no existan otras más atrevidas, sorprendentes 
o representativas; que en tiempos actuales “gusten 
más” a éste o aquél. La selección, intencional y 

al mismo tiempo desinteresada, busca ofrecer un 
viaje por la colección para descubrir al final que 
no hay otra cosa que la caracterice más que la 
diversidad. 


Corte 50 nos permite contar la historia del MAMM 
con piezas reunidas a través de los años, y con 
piezas nuevas; con artistas de hoy y artistas de 
siempre: Las obras recientes de Álvaro Marín, 
Beatriz Olano, Nadín Ospina, Fernando Uhía, 
Juan Luis Mesa, María Teresa Cano, entre otros, 
dialogan en esta muestra con obras que fueron 
realizadas 20, 30, 50 años atrás, como “Saluti Da 
Dan Pietro” de Beatriz González (1.971), “Planas” 
de Bernardo Salcedo (1.969), “Farallón al Ocaso" 
de Olga de Amaral (1.972), “El niño entretenido" 
de Lucy Tejada (1.952), “Ringo Star” de Hernando 
Tejada (1.964)... 
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As Medellín is getting ready to receive 5,000 
visitors, coming from various places around 

the world, the city's Museum of Modern Art 

is organizing an exhibit with works from the 
Museum's collection. The brochure you are now 
holding in your hand was published for this 
occasion. Everybody is Welcome, no need for an 
invitation. 


Corte 50 offers visitors the possibility to “discover” 
and appreciate fifty of the most significant art 
pieces the Medellín Museum of Modern Art 

has in its collection. Certainly, there are other 
works, perhaps more audacious or surprising 

or representative, currently “more admired” 

than this one or that one. Nevertheless, we have 
intentionally, and at the same time disinterestedly, 
made our selection to show you, the visitor, that 
in the end, nothing characterizes them better than 
“diversity”. 


Corte 50 enables us to tell the story of the MAMM 
through 50 pieces, collected throughout the 
years, some older than others, some more recent 
acquisitions, created by “forever artists” and by 
“today's artists”. Our most recent acquisitions 
by, among others, Álvaro Marín, Beatriz Olano, 
Nadín Ospina, Fernando Uhía, Juan Luis Mesa, 
and María Teresa Cano, converse in this exhibit 
with works created 20, 30, 50 years ago, such as 
“Saluti Da Dan Pietro” by Beatriz González (1971), 
“Planas” (“Penmanship”) by Bernardo Salcedo 


Refrescante ha sido y seguirá siendo exponerlos 
a todos, juntos y por separado; en espacios 
pequeños, grandes, quebrados, con puertas y 
despejados. Llevábamos tiempo sin mostrar las 
joyas que hoy presentamos. Por esto nos alegra 
tanto entregar al público esta exquisita selección, 
desconocida por algunos. Habrá que decir que 
no fue fácil esta primera recopilación, pero ya 
vendrán otras oportunidades. Á los que faltaron, 
queridos amigos, en este camino volvemos a 
encontrarnos. 


El Museo cuenta hoy con cerca de 5.000 piezas de 
importantes artistas nacionales e internacionales 
y ha sido imposible por limitaciones espaciales, 
exponerlos a todos al tiempo. Este año el MAMM 
inaugurará una sede alterna con cuatro espacios 
expositivos y uno de ellos estará destinado a 

la colección de manera permanente. No serán 
necesarias las invitaciones, la muestra estará 
siempre abierta para la investigación, el deleite o 
el simple repaso visual. 


Bienvenido el fláneur, el de Baudelaire, aquel que 
va por la ciudad sin rumbo fijo, que curioseando 
aquí y allá se topa con el Museo. Bienvenido el 
invitado a esta muestra y también el hombre 
desprevenido: Esta cohorte de obras es el MAMM. 


Juliana Restrepo Tirado 


Directora/Director 


(1969); “Farallón al Ocaso” (“Cliff at dusk”) by 
Olga de Amaral (1972); “El niño entretenido” (“The 
Entertained Child”) by Lucy Tejada (1952); “Ringo 
Star “ by Hernando Tejada (1964); and others. 


It has been refreshing, and it shall continue to be 
so, to exhibit them all, together or separately; in 
spaces that are either small, large, broken, behind 
doors or out in the open. Quite a while has gone 
by since we last exhibited the "jewels” we are 
now showing. Thus, we are happy to offer the 
public this exquisite selection, unknown to many. 
We must say, it wasn't easy to make this first 
selection, but fortunately other opportunities shall 
come. To those, our dear friends, who weren't 
included let us say that on this same path we shall 
meet again! 


Currently, in its collection, the Museum has close 
to 5,000 pieces, created by well-known national 
and international artists. Because of our limited 
space, it has been impossible to exhibit them 

all at the same time. But this year, the MAMM 
will inaugurate a new alternate seat, with four 
exhibit spaces (not rooms), and one of them will 
permanently house the collection. Invitations are 
not necessary, the exhibit shall always be open for 
research, for observation, or simply for fun, just 
browse by. 


Welcome Baudelaire's fláneur, who wanders round 
the city, going nowhere, curiously looking here and 
there, finally coming into our Museum. Welcome to 
you all; this multitude of art works, this is MAMM. 





Colección e identidad 
Collection and identity 


Los estudios teóricos del arte, reiterativamente, se 
han enfrascado en la discusión bizantina sobre la 
validez del arte según las coordenadas geográficas 
que lo generan. Estos debates ciertamente 
excluyentes, han partido siempre desde una 
postura euro-céntrica, que arrastra consigo la 
dominante tradición cognitiva; lo mismo sucede 
con otras áreas tales como la ciencia y la filosofía, 
que han surgido y llegado a su máxima expresión 
en tierras de las grandes potencias europeas, 
como si fuese necesario defender a ultranza 

la definición de arte por su “denominación de 
origen” 1. Hoy en día, que el arte moderno tenga 
que decir cosas hechas en, desde y para América 
es asunto superado, si partimos de la premisa 
ontológica que dice: el arte le habla y le pertenece 
al hombre, no a la tierra. 


Recordemos la ya célebre vinculación de una 
máscara africana a la obra española pintada en 
Francia en 1907 (Momento álgido de la defensa 
de los nacionalismos, ¡vaya problema!), gesto que 
daría origen a la famosa pieza “Las damiselas de 
Aviñón”, obra maestra propiciadora de un nuevo 
orden en las artes plásticas europeas. Con esta 
pintura, Picasso no sólo replantea el ejercicio 

de la representación al romper con cinco siglos 
lineales en la búsqueda de la belleza, sino que 
también, de paso y sin aspavientos, re-potenciaría 
la condición de las llamadas “artes menores”, al 
justificarlas como arte, en tanto perteneciente 

a una composición ejecutada con criterios 
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Theoretical studies of art have, repeatedly, been 
enwrapped in the Byzantine discussion about 

the validity of art according to the geographical 
coordinates that generate. These debates, indeed 
excluding, have always started from a European- 
centered posture, tagged along by the dominant 
cognition tradition, the same occurs in other areas 
such as science and philosophy, which sprouted 
and reached their maximum expression in the 
lands of European super powers, as if it were 
necessary to defend, at any cost, the definition 

of art by “denomination of origin” 1. Today, having 
to say that modern art pieces are things made in, 
come from, or for America, is something we have 
overcome, if we part from the collective premise 
that states: Art speaks to and belongs to mankind, 
not to earth. 


Let us go back to the now famous fact associated 
with the African mask, its connection to a 

Spanish work, painted in France in 1907 (a critical 
moment for nationalism sympathizers, what a 
problem!), which gave birth to the famous piece 
“Les Demoiselles d'Avignon”, a master work 

that would bring the proposal of a new order to 
European fine arts. With this painting, Picasso 
would not only modify the systematic act of 
representing, breaking away from five linear 
centuries in search of beauty but also, incidentally 
and without concern, would vigorously re-position 
the so called “minor arts”, justifying them as art. 
Art in as much as the work, though created with 


audaces dentro del “proyecto moderno europeo”. 
Esta paradójica operación, propia de los saltos 
copernicanos del señor Picasso, ampliaría el 
compás crítico sobre las posturas hegemónicas 
occidentales frente a las expresiones plásticas 
periféricas, especialmente las de los pueblos y 
colonias que se cruzaron en el camino de los 
expedicionarios del siglo XIX. 


En la primera mitad del siglo XX, los intelectuales 
brasileros, entre los que se encontraba un 
notable grupo de artistas, hablaron de comerse 
sus principios identitarios, para después de 

un traumático proceso digestivo encontrar una 
amalgama que materializara su cultura, esta 
radical operación estaría contenida dentro de 

lo que llamarían “movimiento antropofágico”2. 
Como la anterior iniciativa hubo muchas otras, 
en especial en América Latina, que buscaron 
independencia cultural y respeto, o mejor 

dicho, reconocimiento de su cultura material, 
especialmente para tomar distancia de los 
procesos artísticos hegemónicos de occidente. La 
idea última de este proceso era poder construir 
un cuerpo de nación, y como para ser nación hay 
que tener identidad, no quedaba de otra más que 
ahondar en el pasado y echar mano de lo que 
pudiera parecer más propio, así fuera ajeno -es 
el mismo caso de la mayoría de los lenguajes 
indigenistas de los países lationamericanos-. 
Este proceso, aunque produjo frutos, tenía 

más arraigada la premisa de la diferencia que 


audacious criteria, was, and is, a composition 
belonging to the “European modern project”. 

This paradoxical operation, in accordance with 
Picasso's Copernican jumps, would broaden the 
critical space between dominant western postures 
with respect to peripheral expressions of fines 
arts, especially those of the peoples and colonies 
whose path crossed that of 19th Century explorers. 


In the first half of the 20th Century, Brazilian 
intellectuals, among whom there was a group 

of noteworthy artists, talked about eating their 
identity principles, so that, after a traumatic 
digestive process, they would be able to find an 
amalgam, which would materialize their culture; 
this materialization would comprise what they 
came to call “Anthropophagus movement” 2, 

There were many other initiatives similar to the 
aforementioned, especially in Latin America, which 
sought cultural independence and respect. In other 
words, acknowledgement of their material culture, 
because they wished to distance themselves 

from the dominating, western artistic processes. 
Since the ultimate objective of this process was 
to create the body of a nation, and in order for 
there to be a nation, there must be identity, there 
was no other way of doing so, except going deep 
into the past and grabbing what ever might seem 
native, even if it were alien. (This was also the 
case for most indigenous languages in Latin 
American countries). Although this process bore 
fruit, the differing postulate was more imbedded 


la premisa de la identidad, cosa que haría que 
rápidamente los nuevos artistas desistieran de los 
postulados pasados y se decidieran por las formas 
seductoras de los movimientos vanguardistas 
europeos, volviendo sobre la ley del eterno retorno 
y cediendo espacio frente a la idea del arte con 
sello de denominación de origen. 


Aquí... Ahora. 


El hacer irremediablemente está sujeto al 
coleccionar, al igual que la producción está 
íntimamente ligada con el almacenamiento. 

En nuestro contexto, la consolidación de los 
centros de almacenamiento de obras de arte y 
otro tipo de objetos que tienen la capacidad de 
contarnos quiénes somos, se hizo realidad con la 
aparición de los museos nacionales o regionales. 
Rápidamente la especialización de los procesos 
museográficos hizo que se establecieran los 
museos de arte moderno, esto continuó hasta 
que la idea de arte moderno fue superada por la 
de arte contemporáneo, como fue nuestro caso 
en el MAMM; aunque en ese momento (1978) no 
se tuviera muy clara la diferencia. Cualquiera que 
fuera la fórmula por la cual se establecieran estos 
centros, siempre se apuntó al mismo frente: tener 
una postura fuerte de identidad que nos contara a 
nosotros y contara a otros quiénes somos. 


En el caso particular del Museo de Arte Moderno 
de Medellín, la colección es el resultado de 
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than the identity premise, causing these new 
artists to leave behind their former postulations 
inexchange for the more seductive vanguard 
European movements. Thus, complying with the 
law of eternal return, giving in to the idea of art 
with denomination of origin. 


Here... Now. 


Doing is inevitably subject to collecting, likewise 
producing is intimately related to storing. 

Within our context, the consolidation of storage 
centers for art works and other objects, which 

are capable of telling us who we are, became 

a reality with the appearance of national and 
regional museums. Quickly, the specialization of 
museum processes brought about the establishing 
of museums of modern art, this continued until the 
idea of modern art was replaced by contemporary 
art, as was our case at the MAMM; although at 

that time (1978), the difference was not very clear. 
Whatever the formula by which these centers were 
established, the aim was always the same: To have 
a strong identity posture that would tell us, and 
others, who we are. 


In the specific case of the Medellin Museum 
of Modern Árt, the collection is the result of 
multiple transformations that have enabled 
the accumulation of invaluable pieces for our 
cultural identity, this makes us the keepers 

of a fundamental heritage, in which there is 


múltiples transformaciones que han propiciado un 
acervo invaluable para nuestra identidad cultural, 
lo que nos presenta como salvaguardas de un 


patrimonio fundamental donde todos tienen cabida. 


Hoy las dinámicas del arte traen nuevos retos, 
que requieren cambios ágiles en las maneras 

de presentar procesos igualmente novedosos. 
Los fenómenos de globalización generan la 
necesidad de comprender cada vez más nuestro 
entorno propio, nos ponen frente a la difícil labor 
de ser competitivos sin olvidar nunca nuestra 
misión primordial, que va más allá de proteger la 
producción de los creadores de belleza; se trata de 
generar espacios de interlocución entre el público 
y el arte mismo. 


Corte 50 es una plataforma curatorial que busca 
recrear la premisa anterior, planteando un 
equilibrio entre lo que somos y lo que tenemos 
para contar, que finalmente no es más que 
afianzar un sentido de lo propio expresado en la 
capacidad más sublime de las facultades humanas 
para comunicar. Es aquí donde se ubica el arte, ya 
no como aquello que se justifica desde una latitud, 
sino desde la experiencia misma. 


1 Clarifiquemos el término “denominación de origen”: champagne sólo se le 
puede llamar al producto vinícola de la Champagne francesa. porque lo demás es 
vino blanco espumoso. 


2 El Manifiesto Antropófago, escrito por Oswald de Andrade (1890-1954), 
fue publicado en mayo de 1928 en el primer número de la, en ese entonces, 
recién-fundada Revista de Antropofagia, vehículo de difusión del movimiento 
antropofágico brasileño. 


Oscar Roldanalzate 


Cuarador/Curator 


room for everyone. Today's art movements 

bring new challenges, requiring agile changes 

in the presentation of equally new processes. 
Globalization phenomena give rise to the need for 
a better understanding of our own surroundings, 
they place us before the difficult task of being 
competitive without neglecting our primordial 
mission, which goes beyond protecting the 
production of the creators of beauty; it is about 
enabling communication between art in itself and 
the public in general. 


Corte 50 is a curatorial platform that seeks to 
recreate the aforementioned premise, aiming 

at a balance between what we are and what 

we have to tell, which, in the end, is nothing 
different from strengthening a sense of what is 
truly ours, expressed through the most sublime 
communication ability humankind have. This is 
where art is found, no longer as that which ¡is 
justified from a certain geographical point but as 
that coming from experience itself. 


Y Let's elucidate the term denomination of origin: We can only call Champagne, the 
sparkling wine that is produced in the French region known as Champagne, all 
others are simply bubbling white wine. 


2 The Anthropophagus Manifest, written by Oswald de Andrade (1890-1954), was 
published in May 1928 in the first number of the, at that time, recently -founded 
magazine “Revista de Antropofagia”, communication means of the Brazilian 
anthropophagus movement. 








A partir de 2007 se anuncia el proyecto de 
transformación del MAMM. 

Hoy una nueva historia está por comenzar. 
Septiembre de 2009, apertura sede alterna 
Ciudad del Río. 


En sus marcas, listos... 


Since 2007 the MAMM's transformation 
project is anounced. 

Today a new story is about to begin. 
September 2009. opening of Ciudad del Río 
branch. 

On your marks, get sel... 


Fredy Alzate / Álvaro Barrios / Rodrigo Callejas 
María l'eresa Cano / Ricardo Cárdenas / Antonio Caro 
Alejandro Castaño / John Castles / Álvaro Correa 
Carlos Cruz-Díez / Úlga de Amaral / Ulivier Debré 
César Del Valle / Rafael Echeverri / Catalina Estrada 
Jaime Franco / Ethel Gilmour / Jorge tómez / Mauricio 
Arturo tómez / Leonel Góngora / Beatriz González 
Luis Gronzález Palma / Carlos (vranada / Enrique —rau 
Grupo Utopía / Juan Raúl Hoyos / Oscar Jaramillo 
Álvaro Marín / Norman Mejía / Juan Luis Mesa / Ana 
Claudia Múnera / Beatriz Olano / Jorge Ortiz / Nadín 
Ospina / Ana Patricia Palacios / Luis Fernando Peláez 
Luis Alfonso Ramírez / Marta Ramírez / Eduardo 
Ramírez Villamizar / Javier Restrepo / Carlos Rojas 
Bernardo Salcedo / Hernando Tejada / Lucy Tejada 
Fernando Uhía / Juan Camilo Uribe / Aníbal Vallejo 
Ronny Vayda / Marta Elena Vélez / Hugo Zapata 





Ma 
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EN BLANCO 

2008 

Acrílico sobre lienzo 
83 x 83 cm 


En la obra de Fredy Alzate se cruzan lo 
pictórico y lo gráfico, ejercicio que surge de 
nociones extraídas de la arquitectura informal 
de barrios periféricos en Medellín y Bogotá. 

En sus composiciones, generalmente simples 

y enmarcadas por el silencio, se presentan 
estructuras ejecutadas por sofisticados 

trazos, cubiertos por una serie de veladuras 
monocromáticas que crean una sensación onírica 
no solamente en el espacio, sino también en los 
elementos allí representados. 
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IN WHITE 

2008 

Acrylic on canvas 
83x 83 cm 


The pictorial and the graphic overlap in Fredy 
Alzate's work; this interaction emanates from 
notions extracted out of informal architecture, 
seen in suburban neighborhoods of Medellín 

and Bogotá. In Fredy's compositions, which are 
usually simple and framed in silence, structures 
are traced by sophisticated brush-strokes, covered 
by a series of monochromatic transparent glazes 
that create an oneiric feeling not only within the 
space but also on the elements represented in said 
space. 








FANTASÍA SOBRE LA GITANA DORMIDA 
1976 

Acrílico sobre lienzo 

94 x 149 cm 


Fantasía sobre la gitana dormida es un claro 
ejemplo del refinamiento intelectual y la actitud 
serena que identifica la producción plástica de 
Álvaro Barrios. El autor cartagenero recurre a la 
utilización del humor y la fantasía para presentar 
imágenes con un arrebato intimista, dentro un 
intrincado mundo de símbolos. Barrios, quien se 
ha movido con agilidad por la neo-figuración, el 
kitsch, el surrealismo, el conceptualismo, e incluso 
el Arte Pop, logra generar desde cada uno de 
estos lenguajes, una poética propia, enrarecida y 
estimulante, con un poder onírico y reflexivo que 
habita las intimidades del ser. 

Su trabajo plástico se destaca por la impecable 
factura en la realización técnica y la exploración 
del collage, entre muchos otros medios. La 
habilidad manual de Álvaro Barrios, su delicadeza 
en el recorte y el pegado, su sensibilidad 
compositiva y pulcritud son rasgos indiscutibles 
de su obra. 
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FANTASIZING ABOUT THE SLEEPING GYPSY 


Fantasizing about the Sleeping Gypsy is a clear 
example of the intellectual refinement and serene 
attitude that identify Álvaro Barrios' artistic 
production. This artist, from Cartagena, uses 
humor and fantasy to present his images with 
intimate rapture, in an intricate world of symbols. 
Lightly moving through neo-figuration, kitsch, 
surrealism, conceptualism, and Pop Art, Barrios 
has managed to generate, out of these artistic 
languages, his own poetry, stimulating and 
rarefied, with a reflexive oneiric power that dwells 
within the intimacy of the being. 

His work stands out for the impeccable use of 
applied techniques and exploration with collage, 
among other methods. Barrios” manual dexterity, 
the delicacy with which he cuts and glues, his 
sensitivity for composition and neatness are 
undisputable characteristics of his work. 








PAISAJE AGREDIDO 
1993 

Óleo sobre lienzo 
Variable 


Relteradamente la pintura de Rodrigo Callejas 
interpreta el quebrado y bucólico paisaje 
antioqueño, paisaje que se ve marcado por la 
mano del hombre quien lo ha fragmentado y 
dividido en nombre del desarrollo y el progreso. 
En Paisaje agredido, el artista encuadra la mirada 
del espectador en la línea baja de los árboles, 
acercándolo a la tierra, alejándolo del cielo. El 
resultado es agobiante y además confirma, y 
resalta, el verdadero paisaje modificado que rodea 
nuestras ciudades. 
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AGGRESSED LANDSCAPE 


“UY e 
Un on canvas 


Variable 


Repeatedly, Rodrigo Callejas's paintings show the 
rugged, bucolic landscape of Antioquia. 

A landscape marked by humankind, who has 
fragmented and divided it, in the name of progress 
and development. In Aggressed Landscape, the 
artist focuses the viewers look upon the lower line 
of trees, closer to the ground, taking it away from 
the sky. The result is distressing, confirming and 
emphasizing the reality of modified landscapes 
surrounding our cities. 
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TREGUA 

2009 

Objetos escultóricos 
49 x 91 x 51 cm 


El trabajo de María Teresa Cano generalmente 
está lleno de referencias a la condición femenina, 
su relación con los otros, su papel como mujer 

y madre. En Tregua encontramos algo distinto: 
dos conejos blancos con actitud indiferente que 
se ven obligados a compartir un mismo espacio, 
una reducida y monótona jaula que los mantiene 
no sólo muy juntos uno al otro, sino también 
encerrados y aislados del exterior. Tregua logra 
crear en el espectador una sensación encontrada 
de compasión, lástima y complicidad. 
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MANO 


TRUCE 
2005 
Sculptural objects 


45x51x51lcm 


María Teresa Cano's work ¡s, generally, full 

of references to women's conditions, their 
relationship to others, their roles as wives and 
mothers. In Truce, however, we find something 
different: Two white rabbits, with an attitude of 
indifference, who are forced to share the same 
space, a reduced monotonous cage, which not 
only forces them to stay very close to each other 
but also keeps them locked in and isolated. /ruce 
manages to arouse, in the viewer, encountered 
feelings of compassion, pity, and complicity. 
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SIN TÍTULO 

De la serie NIDOS 

2008 

Ensamblaje en aluminio pintado 
392127. 117 CM 


En esta obra, Ricardo Cárdenas juega con 

el significante de la palabra nido. Trastoca 
dimensiones, texturas y materiales que modifican 
la imagen mental aludida, para terminar 
perturbando su significado. El nido metálico 
colgado en el aire presenta una geometría 
estable y simétrica, lejana a las formas orgánicas 
naturales. Con ello, no obstante, la perturbación 
cobra armonía y proporción. 
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UNTITLED 
From the NESTS series 


SANO 
Q 
L£UUO 


Assemblage mn painted aluminum 


ES Me ir SA 17 E 
35 x 127 x 17 cm 


In this work, Ricardo Cárdenas plays with the 
meaning of the word nest. He disarranges 
dimensions, textures and materials modifying 
the alluded mental image, to end up perturbing 
its meaning. The metallic nest, hanging in air, 
presents symmetric, stable geometry, far from 
natural organic shapes. Nevertheless, from it, the 
disruption derives harmony and proportion. 
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791 

1974 

Acuarela y collage 
39 x 29 cm 


Un tiquete de chance jugado por el número 751 

y un dibujo esquemático de una plantación de 
maíz, son los elementos con los que Antonio Caro 
construye esta serie. Los símbolos y objetos 
escogidos dan cuenta del gusto del artista por la 
utilización del lenguaje verbal, las cifras, letreros 
y plantillas, así como el interés por remitirse a 
referencias de nuestra cultura local. La obra de 
Caro, frontalmente crítica y humorística, es una 
referencia indiscutible dentro del arte conceptual 
colombiano. En su trabajo, de sencilla elaboración, 
prima la idea sobre su solución formal, para 

lo cual Antonio Caro recurre a estrategias de 

la publicidad, la fotografía, la serigrafía y otros 
medios. El maíz, símbolo del mundo indígena, ha 
sido un ícono recurrente en su trabajo plástico, al 
igual que otros como “Colombia” o “Quintín Lame” 
que evocan protestas cifradas en nuestra historia 
y geografía nacional. 
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791 
1974 
Watercolor and collage 


“a "E 
SIMLZOCM 


An old chance-ticket that played with number 791 
and a schematic drawing of a maize plantation are 
the elements with which Antonio Caro sets up this 
series. The chosen symbols and objects depict 
the artist's taste for verbal language, numerical 
figures, signs and rosters, as well as his interest 
in making local (Antioquia) cultural references. 
Caro's work, openly critical and humorous, Is an 
indisputable reference point within Colombian 
conceptual art. In his simple work, the idea 
outweighs the formal solution. To achieve this, 

the artist makes use of advertising strategies, 
photography, serigraphy and other means. Maize, 
symbol of the indigenous world, is a recurrent 
image in Caro's art work as are “Colombia” and 
“Quintín Lame”, which evoke protests recorded in 
Colombia's national history and geography. 
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BALSERO 

2009 

Ensamble [Madera, plomo] 
15 x 100 x 5 cm 


Contenida en la pronunciada figura de una balsa, 
Alejandro Castaño nos presenta la idea del 

viaje como momento propicio para el cambio, el 
equilibrio y el encuentro con otros territorios. 
Dentro de un ciclo vital, el hombre mide y codifica 
su entorno, se apropia de la tierra y delimita 

su espacio. Con ello llegan los encuentros con 

el otro, los enfrentamientos, la violencia, el 
desplazamiento... y a partir de éste, un nuevo viaje, 
y la balsa como recurso para un nuevo renacer. 


El trabajo escultórico de Alejandro Castaño se 
caracteriza por una factura refinada y cuidadosa 
en la elección de diversos materiales como 
maderas, metales y resinas, ensamblados entre 

sí. El color de su obra viene dado por el material, 
primando los ocres, las transparencias y los 
brillos metálicos. Castaño persigue el concepto de 
movimiento en muchas de sus obras, como es el 
caso de los instrumentos de vuelo o del balsero 
aquí presente. 
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RAFTER 

Z 0 ( A (0 

Ensemble [Wood, lead] 
15 x 100 x 5 cm 


Alejandro Castaño comprises within the 
pronounced figure of his raft, the idea of voyage 
as a propitious moment for change, for balance, 
and for encountering new territories. Throughout 
a lifespan, humankind measures and codifies its 
environment, takes possession of land and marks 
its boundaries. This brings about encounters, 
confrontations, violence, displacement; and from 
here, once again, a new voyage. And, the raft as 
the main resource for rebirth. 


Alejandro Castaño's works of art are characterized 
by his refined sculpting and careful selection 

of diverse materials such as wood, metals, and 
resins, which he combines. The color of his 
sculptures is given by the materials used; ochres, 
transparencies, and metallic luster prevail. Many 
of Castaño's works show his search for movement, 
as in his flying instruments and in the “Rafter”, 
here in exhibit. 





SIN TÍTULO 

SE 

Lámina de hierro soldada 
64 x 60 x 48 cm 


El trabajo escultórico de John Castles se destaca 
por su capacidad de sintetizar estructuras de 
construcción bastante compleja en formas 
elementales. Sus piezas se sostienen sobre un 
juego armónico de equilibrio y simetría en el que 
el artista parte de elaboradas composiciones 
geométricas, sustentadas en cubos invisibles 
por los que atraviesa planos y varillas. Bajo este 
método, Castles, quien introdujo el minimalismo 
en Colombia, logra llegar al estado elemental 

en sus obras. En ellas cada elemento cobra su 
máxima capacidad de realización para proyectar 
la simpleza y el dinamismo que dan carácter al 
conjunto. 
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John Castles” sculptural work is remarkable for his 
capacity to synthesize structures of very complex 
construction into elemental forms. Departing from 
elaborate geometric pieces, sustained in invisible 
cubes, through which he inserts planes and 

rods, Castles's pieces are held by a harmonious 
interaction between balance and symmetry. This 
is how Castles, who introduced minimalism to 
Colombia, manages to achieve that elementary 
state, the simplification of form, seen in his work. 
Every element in his pieces reaches ¡ts maximum 
transformation capacity to project the simplicity 
and dynamism that characterize Castles' work. 








EN-CAJAS 

2008 

Objeto: Laca piroxilina/Plomo 
Variables 


La intensión poética de Álvaro Correa se origina 
en la imagen de la caja, para producir a partir de 
ésta, asociaciones metafóricas. La caja, como casa 
o como equipaje, es a la vez contenedor y cobijo. 
Representa objetos cifrados en la invocación del 
refugio y la ilusión, que pueden “encajar” con una 
noción de espacio cerrado y reservado para el 
deseo. Álvaro Correa explora el uso del plomo en 
geometrías rectangulares y remates orgánicos, 
torsionados. Pinta el metal para insinuar accesos, 
ventanas, sellos, estampillas, u otras marcas 

en sus envoltorios. Con ello y las variaciones 

de formato, ofrece un conjunto provocador de 
diversas asociaciones. 
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FIT-INTO BOXES 


Ue 


Object: Piroxiline/Lead lacquer 


/ e a pa 
Variable 


Alvaro Correa's poetic intention is born out of 
the image of a box; his intention is to produce 
metaphoric associations out of boxes. Boxes as 
houses or luggage, either shelters or containers. 
The representation of his objects is encoded in 
conjurations for refuge and illusion, which “fit- 
into” the notion of a closed space, reserved for 
desire. Alvaro Correa explores the use of lead in 
rectangular geometries and contorted organic 
edges. He paints the metal to insinuate entryways 
and windows, seals, stamps or other marks on 
packages. With all of the aforementioned plus 
variations in format, Alvaro offers an array of 
works that give rise to diverse associations. 








PHYSICROMIE ++2108 
1984 

Mixta 

101 x 201 cm 


Obras que generan atmósferas cromáticas a raíz 
de un efecto puramente físico y que aplicadas a 
algunas obras arquitectónicas ocupan un lugar 
aparte en la corriente del arte cinético. Entre 

sus trabajos se destaca Fisicromías, instalada en 
el Olympic Park de Seúl (1988) y en el Parque 
Olivar de la Hinojosa en Madrid (1991). En el 
espacio público de la Unidad Residencial Carlos E. 
Restrepo, cerca al MAMM, una de estas magníficas 
piezas interactúa con la urbanística del sector. 
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PHYSICROMIE F*2108 
1984 
Mixed 


1 Mis 
101 x 201 cm 


Emanating from a purely physical effect, these 
works generate chromatic atmospheres. When 
applied to architectonic structures they occupy a 
specific place in kinetic art. Outstanding among 
Cruz-Díez' works is Fisicromías, which was 
installed in the Olympic Park in Seul, in 1988 and 
in the park Olivar de la Hinojosa, in Madrid, in 
1991. One of these magnificent works is found on 
public space, in the residential complex known as 
Unidad Residencial Carlos E. Restrepo, close to the 
MAMM, in Medellín. 
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FARALLÓN AL OCASO 
1972 

Tapiz [Mixta] 

220 x 170 cm 


Olga de Amaral crea planteamientos que 
contemplan la espacialidad. Los materiales y el 
cromatismo son elementos significativos de su 
producción plástica. En su obra todo gira a partir 
de objetos que construye con tejidos tradicionales 
que le confieren un aspecto artesanal, agregándole 
ciertas señas particulares típicas de nuestra 
cultura. Aunque en su producción prevalecen 

las formas geométricas, sus composiciones son 
profundamente líricas y evocativas del paisaje 
colombiano. 
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CLIFF AT DUSK 
1972 

Tapestry [Mixed] 
220 x 170 cm 


Olga de Amaral creates designs that take space 
into consideration. Materials and chromaticity are 
significant elements in her artistic production. 

In her works, everything spins around objects 
constructed with traditional weaves, which gives 
them an arts and crafts touch, adding specific 
elements that are typical of our culture. Though 
geometric figures are prevalent in her work, 

Olga de Amaral's compositions evoke Colombian 
landscapes and are profoundly lyrical. 








ROJO RAYADO, MANCHA VERDE, MEDELLÍN 
1997 

Óleo sobre lienzo 

100 x 100 cm 


En esta pintura el maestro Olivier Debré plasma 
sus impresiones sobre Medellín en una visita 
hecha a la ciudad durante el año de 1997. 

La vegetación circundante, las montañas, los 
guayacanes y la gente llamaron la atención del 
artista, quien sustrajo de su mirada manchas 
policromáticas de la vida en Medellín para 
ponerlas sobre un gran plano rojo, plano que 
simbólicamente ocupa el lugar de la emoción. 
En Debré el color se expresa sin ambivalencias 
y sin timidez. Su pintura se enriquece por 

el enfrentamiento de grandes superficies 
monocromáticas, a veces espatuladas, a veces 
lavadas, con sobreposiciones de costras y 
pinceladas espesas que logran una síntesis del 
paisaje circundante. 
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STRIPED RED, GREEN SPOT, MEDELLIN 


1997 
Oil on canvas 
100 x 100 cm 


In this painting, artist Olivier Debré portrays his 
impressions of Medellín, imbedded in him during 
his visit to the city in 1977. The surrounding 
vegetation, the mountains, the Guayacanes 
(beautiful trees that shed all their leafs before 
they bloom into spectacular “yellow”), and the 
people captured the artist's attention. Then, from 
his “insight”, he trimmed out the polychromatic 
spots that make up life in Medellín and put them 
upon a large red plane, a plane that symbolically 
occupies a place for feelings. In Debré's works, 
color is expressed without ambivalences, without 
any shyness. His works are enriched by the 
confrontation between the great monochromatic 
surfaces - sometimes created by strokes from a 
spatula, sometimes washed upon the canvas, and 
the superimposed crusts and thick brush strokes 
of paint applied to said surfaces, which manage 
to portray the synthesis of the surrounding 
landscape. 














AUTORRETRATO IV 
2008 

Lápiz sobre cartón 
270 x 190 cm 


Situaciones aparentemente anodinas son creadas 
por César del Valle a través de su trabajo. 

El proceso es determinante no sólo por su 
ejecución técnica sino también por los materiales 
usados. El personaje, el formato y la acción se 
encadenan irremediablemente delatando un 
engaño visual, separando nuestra realidad de la de 
los personajes que allí vemos. Autorretrato IV se 
ubica en un plano psicológico que oscilando, nos 
lleva a un lugar inexistente -o existente- donde 

el sujeto representado se enfrenta a su propia 
desaparición. 
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SELF-PORTRAIT IV 
2008 

Pencil on cardboard 
270 x 150 cm 


Through his works, César del Valle creates what 
are apparently petty situations. The process Is 
determinant not only because of César's technical 
application but also because of the materials he 
uses. The characters, the format, and the action 
are inescapably chained, betraying a visual decelt, 
separating our reality from that of the characters 
we see upon the canvas. Self-portrait IV is placed 
on a psychological plane, which when oscillating, 
takes us to a nonexistent place -or existent- where 
the portrayed subject is confronted with his own 
disappearance. 








SIN TÍTULO 

De la serie PERSIANAS 
1979 

Acrílico sobre lienzo 

110 x 110 cm 


Sobre un soporte estrictamente cuadrado, Rafael 
Echeverri abre una ventana horizontal de un 
eris neutro y enigmático. Su trabajo puramente 
pictórico maneja elementos geométricos para 

la construcción de imágenes abstractas, que 
insinúan un aire de espiritualidad. El color en 
Echeverri es plano y severo; presenta escasas 
tonalidades, predominando las monocromías o 
los contrastes de poco más de dos tintes. Dentro 
de su obra Rafael logra la creación de efectos 
espaciales mediante la aplicación cuidadosa 

de varias bandas de color, alcanzando, de 
manera intuitiva, el absolutismo en su pintura, la 
abstracción pura. 
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UNTITLED 
From the BLINDS series 


1979 
Acrylic on canvas 


LANA YM AMO 
10 A 110) cm 


Upon a strictly square support, Rafael Echeverri 
opens an enigmatic, neutral gray, horizontal 
window. His purely pictorial work deals with 
geometric elements, used for the construction of 
abstract images slightly touched by spirituality. 
Color in Echeverri's works is flat and severe, 
scarcely presenting shades; monochromes 

or contrasts of little more than two tints are 
predominant. Through careful application of 
several color strips, Rafael manages to create 
special effects, with which, in an intuitive manner, 
his work reaches absolutism, pure abstraction. 








SOY UNA PIEDRA PRECIOSA 
2009 

Ilustración digital 

50 x 45 cm 


La obra de Catalina Estrada presenta una fusión 
entre el diseño, la ilustración y el dibujo. 

Su trabajo se apoya en la mezcla de medios 
digitales y pictóricos, utilizando diversas técnicas 
y aprovechando el uso de plantillas y bocetos 
ajustados con software de imagen, para definir el 
color de sus propuestas. El soporte de su trabajo 
en muchos casos consiste en un archivo digital 
que deambula por la red o mediante impresos. 
Estrada nos presenta ilustraciones y piezas 
decorativas, con un alto grado de imaginación, 
que se acercan a una versión contemporánea 

del movimiento Arts 8: Crafts. En ellas manifiesta 
la influencia del arte popular latinoamericano, 

el modernismo catalán y los recuerdos de una 
infancia rodeada por la naturaleza. Su formación 
desde el diseño gráfico le ha dado la libertad 

y espontaneidad de hacer uso de la estética 
japonesa, la figuración próxima al comic y el uso 
decidido del color. 
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I'M A PRECIOUS STONE 


da 
20 10 

y PA EY = 
Diental illustration 


50 x 45 cm 


Catalina Estrada's work is a fusion of design, 
illustration, and drawing. She uses digital and 
pictorial instrumentality, applying diverse 
techniques, making use of stencils and sketches, 
adjusted with imaging software, to define the 
color of her art proposals. In many cases her 

art is supported by digital files that wander 
through the web, or by printed material. Estrada 
presents illustrations and decorative pieces, highly 
imaginative, which come close to a contemporary 
version of the Arts € Crafts movement. Popular 
Latin American art, catalan modernism, and 
childhood memories surrounded by nature are 
manifested in her work. Her training in graphic 
design, has given her the freedom and spontanelty 
to make use of Japanese aesthetics, to come 
close to comic strip figuration, and to use color 
decisively. 





CATALINA 
ESTRADA 
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BABEL 

2006 

Óleo sobre lienzo 
152 x 112 cm 


Las pinturas de Jaime Franco presentan 

una precisa construcción de imágenes de la 
historia del arte, pero partiendo de su propia 
deconstrucción. Franco, digitalmente crea un 
dibujo al cual le superpone una composición 
pictórica, de tal manera que las capas de color 
logran ocultar y desvanecer los elementos. Estas 
obras proponen el desmantelamiento de la pintura 
en una dimensión espacial, teniendo en cuenta que 
desmantelar significa dar paso a aquello que se 
esconde. 
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BABEL 


2006 


Oil on canvas 
152 x 112 cm 


Jaime Franco's works portray a precise 
construction of History of Art images, but he 
starts out with their deconstruction. Franco, 
digitally, creates a drawing and then superimposes 
a pictorial composition on it, in such a way that 
the coats of paint manage to hide (veil) and fade 
away the elements. These works propose the 
dismantling of painting within a spatial dimension; 
taking into account that dismantling (unveiling) 
means to give way to that which is hidden (veiled). 


UD ¿== 
Ez > » Lo. ch 
y E 


muy - 4 ñ 
YA m7) AAA 
E Pr O Y 


< — 
a 


- — pu . 
A SS | 
Y % - -. ¿ 








ENTIERRO DE UN PAPA 
1979 

Acrílico sobre lienzo 

194 x 137 cm 


Con un estilo nave, y unas composiciones llenas 
de colorido y alegría, las pinturas de Ethel Gilmour 
contrastan por la crudeza de muchas de sus 
temáticas. La artista pone de relieve la violencia 
de la realidad que nos rodea y nuestra fragilidad 
ante ella. Su ojo diferente, más dulce y menos 
condescendiente, nos enfrenta con las grietas de 
nuestra cultura. El entierro de un Papa habla de 

un acontecimiento real que tuvo un gran impacto 
en el país: la muerte del Papa. Gilmour revela la 
tradición teocrática, aún tan arraigada en Colombia 
a pesar de las tendencias secularizadores de la 
sociedad. 
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THE FUNERAL OF A POPE 


1979 
Acrvlic on canvas 


194 x 137 cm 


Naive in style, the colorful, joyful compositions 

of Ethel Gilmour's paintings contrast with the 
crudeness of many of her themes; the artist 
manifests the violence within the reality that 
surrounds us and our fragility before said violence. 
Her eye that sees differently, sweeter and less 
condescending, confronts us with the cracks in 
our culture. The Funeral of a Pope depicts an event 
that had a great impact on our Country (Colombia): 
The Pope's death. Gilmour reveals the theocratic 
tradition that is still so deeply rooted in our 
country despite the secularization tendencies of 
society. 











FRAGMENTO URBANO 
2008 

Óleo sobre madera 

64 x 61 cm 


La pintura de Jorge Gómez posee una 
característica matérica que la hace 
particularmente eficaz para la creación de 
atmósferas pesadas y adustas escenas. 

Sus pinturas saturadas de pigmento le permiten 
desgarrar y hundir las gruesas capas con 
enérgicas pinceladas, confiriéndole a sus 
composiciones una gran expresividad y un 
carácter envolvente enfatizado por la irregularidad 
tridimensional de la superficie. 
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URBAN FRAGMENT 


2008 
Oil on wood 
64 x 61 cm 


Jorge Gómez 's way of painting has a materic 
abstract characteristic, which is particularly 
efficient when it comes to creating heavy 
atmospheres and adust scenes. Saturating his 
paintings with pigment enables him to tear off, and 
sink, the thick layers with intense brush strokes. 
This gives his compositions great expressiveness 
and an enfolding character that is emphasized by 
the three-dimensional irregularity of the surface. 








FORMAS NATURALES DE LUZ 
1994 

Acrílico sobre tela 

159 x 129 cm 


“Matorrales” es uno de los términos empleados 
frecuentemente por el autor para aludir a la 
vegetación silvestre que referencia su obra. 

El matorral es el punto de partida en el proceso de 
interiorización del paisaje. Sobre el lienzo, Gómez 
crea una espesura; espesura tocada por zonas de 
luz y sombra, por efectos pictóricos que marcan 
impulsos, ritmos de expresión. Gómez muestra un 
dominio absoluto de la técnica y el color. Su obra 
invita a recluirse en el bosque-matorral sin tiempo 
ni horizontes. 
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NATURAL FORMS OF LIGHT 
1994 

Acrylic on fabric 

199 x 129 cm 


“Thicket” is one of the terms frequently used by 
the artist when referring to the wild vegetation 
characteristic of his work. The thicket is the 
starting point in the process of interiorizing the 
landscape. On the canvas, Gómez creates a dense 
growth of bushes; a thicket touched by zones of 
shadow and light, by pictorial effects that mark 
impulses, rhythms of expression. Gómez shows 
complete control of color and technique. His work 
invites us to retreat into the woods, into a thicket 
where there is neither time nor horizons. 





Ly 


h 


Sa 


so 


E a 


2) 


A A 

















SIN TÍTULO 
1974 

Óleo sobre lienzo 
137 x 122 cm 


Una obsesión atraviesa la obra de Góngora: el 
erotismo. Toda clase de mujeres aparecen en sus 
dibujos y pinturas: rubias, morenas, lánguidas, 
voluptuosas, con peinados gruesos, cortantes, 
afros de electrizada histeria; mujeres y más 
mujeres que dan forma a su revolución personal 
contra la represión sexual. El erotismo que 

se revela insistentemente en su trabajo, es la 
afirmación de la vida, aquello que se opone a la 
violencia y la destrucción. 


En sus dibujos hay referencias, reconocibles, al 
neoexpresionismo y a convenciones de la historia 
del arte internacional. En nuestro país no ha 
dejado de ser el “pintor secreto”. 


Fue uno de los fundadores del movimiento 
neofigurativo mexicano. 
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ÓNdore 


UNTITLED 


1974 


An obsession permeates Góngora's work: Erotism. 
All kinds of women appear on his drawings and 
paintings: Blondes, brunettes, languid, voluptuous, 
with voluminous hairdos, edgy coiffures, and 
hysterically electrifying afros; women and more 
women, who give shape to his personal revolution 
against sexual repression. For the erotism 
insistently revealed in his work is an affirmation 
of life, that which is opposed to violence and 
destruction. 


In his drawings there are recognizable references 
to neo-expressionism and to international history 

of art conventions. In our country (Colombia) he is 
still regarded as the “secret painter”. 


Góngora is one of the founders of the neo- 
figurative movement in Mexico. 








SALUTI DA SAN PIETRO 
1971 

Esmalte sobre muebles 

61 x 38 x 38 cm 


Las estampas populares, motivos publicitarios, 
obras de la historia del arte e imágenes extraídas 
de la prensa, son los motivos más habituales 

de sus pinturas. Una reinterpretación como 
estrategia creativa; una nueva relación entre 

la imagen y sus múltiples significados. Con 

gran agudeza Beatriz González utiliza muebles 
prefabricados para instalar sus pinturas, 
resignificando así tanto al objeto como a la pintura 
misma. Saluti da San Pietro, en concordancia con 
el resto de su obra, expresa las particularidades 
de la vida y la cultura de nuestro país, recurriendo 
a la iconografía del arte religioso, haciendo una 
mordaz crítica a las formas propias de nuestro 
contexto social y político. 
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SALUTI DA SAN PIETRO 
1971 

Enamel on furniture 

61 x 38 x 38 cm 


Popular prints, advertising motifs, history of art 
works, and images taken from newspapers are 
the most frequent motifs for Beatriz González's 
paintings. Her creative strategy is to reinterpret 
these motifs, creating a new relationship between 
the image and its multiple meanings. With great 
perspicacity, Beatriz González uses prefabricated 
furniture to set up her paintings; thus redefining 
the object as well as the painting itself. In 
accordance with the rest of her work, Saluti da San 
Pietro expresses the peculiarities of our Country's 
ways of life and culture, making use of religious 
iconography, sarcastically criticizing the forms 
pertaining to our social and political context. 
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LA LUNA 
1989 
Fotografía 
48 x 48 cm 


La luna de Luis González Palma, forma parte de la 
serie La lotería, un juego tradicional introducido 
por los españoles en América que sirvió como 
material de apoyo para la enseñanza del alfabeto 
occidental a los indígenas. En el juego de 
imágenes compuesto por Palma, las palabras, los 
objetos y los significados son organizados bajo 
una fórmula dolorosa y contradictoria que enuncia 
la herencia milenaria de sufrimiento y resignación 
de los pueblos americanos. En este sentido, 

la presencia indígena aflora en la obra de Luis 
González Palma y es dignificada con una poética 
que deambula entre lo real y su re-invensión 
narrativa. 


Sus fotografías son construcciones no 
convencionales que implican la selección de 
objetos simbólicos y el montaje de estos dentro 
de escenografías tocadas por un barroquismo 
religioso. El proceso de creación de las piezas 
fotográficas contempla la intervención de las 
obras con materiales como el betún de Judea, la 
sobreposición de imágenes y la limpieza de zonas 
específicas. 
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THE MOON 
1989 
Photograph 


48 X 48 cm 


Luis González Palma's picture “The Moon” is part 
of his series, The Lottery. Lottery is a traditional 
picture-card game brought to Ámerica by the 
Spaniards. This game was used as an educational 
aid in teaching the indigenous population our 
western alphabet. In the game of card-images 
composed by Palma, words, objects, and meanings 
are organized in a painful, contradictory sort of 
way that expresses a millenary inheritance of 
suffering and resignation of the peoples of the 
Americas. In this sense, an indigenous presence 
blooms in his work, dignified by a poetic air that 
wanders between reality and the artist's re- 
invented narrative. 


His photographs are unconventional constructions 
that imply the selection of symbolic objects 

and placing of said objects within scenarios 
touched by religious baroqueness. The process 

of creating these photographic pieces includes 
using other materials such as bitumen-based 
wood stain (in Spanish betún de Judea), as well as 
superimposing images and cleaning specific areas. 








POR SU EXTRAORDINARIA BELLEZA 
FUE ELEGIDA SUSY PRIMERA 

1965 

Óleo sobre lienzo 

102 x 73 cm 


En sus pinturas, Carlos Granada se inclina 

con evidente predilección por los aspectos 
negativos de la realidad, tratando temas tabú 

de la sociedad como la sexualidad, la política 

y la degradación social. La violencia de sus 
composiciones no sólo es temática sino también 
pictórica; Carlos Granada hiere y deforma la 
figura adrede utilizando enérgicos brochazos, 
colores contrastantes y pigmentos empastados; 
desdeña el orden y la simetría a favor del 
sentimiento y la espontaneidad, todo con un solo 
objetivo: cuestionar al espectador. Así, Por su 
extraordinaria belleza fue elegida... presenta una 
figura semidesnuda con exuberante cabellera roja, 
en la cual se encarnan las vicisitudes de la vida de 
una mujer que debe vender su cuerpo y entregar 
su belleza a extraños para sobrevivir. 
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DUE TO HER EXTRAORDINARY BEAUTY, 
SUSY WAS ELECTED FIRST 

1965 

Oil on canvas 

102 x 73 cm 


In his paintings, Carlos Granada shows an 
inclination, with evident predilection, for negative 
aspects of reality; he deals with taboo subjects 
of society such as sexuality, politics, and social 
degradation. Violence in his compositions is not 
only thematic but also pictorial; Carlos Granada 
purposely hurts and deforms the figure, using 
powerful brush strokes and contrasting colors, 
thickly applying pigments (impasto). He disdains 
order and symmetry, favoring feeling and 
spontaneity; doing all this with the sole objective 
of: Questioning the observer. Thus, Due to her 
extraordinary beauty, she was elected... shows a 
scantily clad figure, with exuberant long locks of 
red hair, in which the vicissitudes of the life of a 
woman, who has to sell her body and give away 
her beauty to survive, are incarnated. 
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AMOR CHINO 
s.f. 

Ensamblaje 

33 x 47 x 29 cm 


La obra de Enrique Grau se caracteriza por 

el refinado dibujo y vigoroso cromatismo; por 
la composición de contundentes y sugestivas 
escenas donde sus dilatadas figuras se 
entretienen sobre escenarios de un teatro 
sagrado. Sin embargo, también existen dentro 
de su obra experimentaciones tridimensionales 
de gran riqueza expresiva. Grau despliega toda 
su exuberancia a través de intervenciones con 
objetos y ensamblajes, como es el caso de Amor 
chino, una pieza llena de poesía y silencio: dos 
manos que apenas se tocan abren una ventana 
hacia un mundo desconocido. 


60 | CORTE/50 


CHINESE LOVE 
Assemblage 
33 x 47 x 29 cm 


Enrique Grau's work is characterized by refined 
drawing and vigorous chromatism; by the 
composition of decisive suggestive scenes in 
which Grau's distended figures amuse themselves 
upon the stage of a sacred theater. Nevertheless, 
among his works, there are also three-dimensional 
experimentations of great expressive richness. 
Grau displays all of his exuberance through 
interventions with objects and assemblages as 

is the case in Chinese Love, a piece full of love 
and silence: Two hands, barely touching, open a 
window into an unknown world. 








CRECIENTE 

2007 

Escultura en aluminio 

20 x 28 x 42 cm / 21x 28 x 43 cm / 20 x 27 x 42 cm 


Influidos por su mirada sobre la ciudad, los 
arquitectos Jorge Mario Gómez, Patricia Gómez 

y Fabio Antonio Ramírez nos presentan en su 
trabajo proyectos de corte urbanístico y piezas 
que recrean íconos urbanos. Sus propuestas 
sobresalen, como el mismo nombre del grupo 

lo insinúa, por una improbable viabilidad de 
realización. Se trata de elucubraciones fantásticas 
que juegan con las representaciones en mapas, 
planos, collages y objetos escultóricos, como si se 
tratase de un escenario literario recreado por ltalo 
Calvino en sus Ciudades invisibles. Para la muestra, 
la pieza aquí presente: el ícono del edificio Coltejer 
que se impone en solitario sobre una llanura 
plateada. 
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CRESCENT 

2007 

Sculpture in aluminum 

20x28x 42cm/21x 28 x 43cm/20x 27 x 42 cm 


Influenced by their perception of the city 
(Medellín), architects Jorge Mario Gómez, Patricia 
Gómez and Fabio Antonio Ramirez present, in their 
art work, projects of urban characteristics and 
pieces that recreate city icons. As the name of the 
group implies, their projects stand out for their 
improbable viability of realization. Their works 
deal with fantastic conceptions that play with 
representations on maps, architectural drawings, 
collages, and sculptural objects as ¡f these were 
literary scenarios recreated by Italo Calvino in his 
Invisible Cities. As an example of this, the piece 
exhibited here: The Coltejer building, one of the 
city's icons, solitary and imposing upon a silver 
plain. 











SIN TÍTULO 

De la serie DOWN TOWN 
2007 

Acrílico sobre lona 

64 x 85 x 9 cm [Tríptico) 


Juan Raúl parte inicialmente de una fotografía que 


se va “degenerando” hasta llegar a ser una pintura. 


Para ello el artista maneja su propio repertorio 
de imágenes urbanas, donde aparecen retratos 
de personas cercanas a él, objetos simples, 
ordinarios y cotidianos. Las escenas compuestas 
muestran una ciudad en un tiempo actual y hablan 
del glamur bajo una forma “fashion populis”; es 
decir, de cómo una estética puramente popular, 
callejera y multicolor, puede elevarse hacia lo 
sofisticado, posicionándose como una especie de 
Pop-Popular. 
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UNTITLED 

From the DOWN TOWN series 
2007 

Acrylic on heavy fabric 


ASGQE. AÑ e 
64 x 85 x 9 cm | Triptych) 


Juan Raúl initially departs from a photograph that 
“degenerates” gradually, until it has turned into 

a painting. To do this, the artist handles his own 
repertoire of urban images, on which pictures of 
people that are close to him appear along with 
those of simple, ordinary everyday objects. The 
composed scenes show a city in real time and 
speak of glamour in a sort of “fashion populis” 
way; that is, about how a multicolor, purely popular 
aesthetics, pertaining to the streets, can be raised 
to the level of sophisticated, positioning itself as a 
sort of Popular Pop. 








SIN TÍTULO 
A 

Dibujo 

69 x 49 cm 


La obra de Oscar Jaramillo es realista. Sus dibujos 
son documentos cercanos a lo fotográfico pues 

en ellos se recogen las imágenes de la soledad 

de los bajos fondos citadinos, el sinsentido de 

la vida de los personajes a los que retrata. En 
esencia, es un artista clásico que utiliza técnicas 
y procedimientos del arte tradicional, pero que se 
convierte en un revolucionario al separarse de los 
esquemas lógicos habituales y mirar el mundo que 
le rodea con una actitud nueva. En su obra pinta 
no sólo lo que ve, sino también lo que vive. 
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UNTITLED 


n.s. 
Drawing 


09 x 49 cm 


Oscar Jaramillo's work ¡is realistic. His 
drawings are documents that are close to being 
photographic; in them the artist gathers images 
of the solitude found in the city's underworld, 
the senseless life of the characters he depicts. 
In essence, Is a classical artist that makes use 
of traditional art techniques and procedures, but 
who becomes a revolutionist when he separates 
himself from the logical, habitual outlines and 
decides to observe his surroundings with a new 
attitude. In his work, he paints not only what he 
sees, but also what he lives. 








SIN TÍTULO UNTITLED 

2007 2007 

Acrílico sobre lienzo Acrylic on canvas 

100 x 100 cm 100 x 100 cm 

El ambiente en rojo y negro que nos ofrece Álvaro The red and black atmosphere offered by 

Marín en esta obra, es una ventana al universo Alvaro Marín in this artwork, is a window to the 
etéreo del color. La obra de Marín, abstracta y ethereal universe of color. Marín's work, abstract 
simplificada por su composición simétrica, se and simplified by symmetric composition, is 
acompaña de un tratamiento poético del color. En accompanied by a poetic handling of color. In it, 
ella se explora la calidad traslúcida de la pintura, the transparent quality of painting as well as the 
así como la opacidad de la materia cromática, opaqueness of chromatic matter, in the midst of 
en medio de fuertes contrastes. Las bandas, los strong contrasts, are explored. Stripes, squares 
cuadrados y rectángulos, son la base formal de su and rectangles are the formal basis of his work. 
obra. La pincelada oblicua es el rasgo distintivo de The oblique brush stroke is the distinguishing 
su lenguaje expresivo. feature of his expressive language. 
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CORTE DE TELEVISIÓN 
1964 

Óleo sobre lienzo 

57 x 40 cm 


Las formas de Norman Mejía menosprecian el 
concepto de armonía. Sus figuras transgreden 
cualquier parámetro establecido y crean 
imágenes que conjugan múltiples terrenos de 
la expresión plástica. Corte de televisión transita 
desenfadadamente entre la nueva figuración 

y la abstracción; el cuerpo y el objeto son 
fragmentados en zonas inciertas de color, pero 
conservando una composición orgánica, un 
ritmo y una lógica propias. Cuerpos imprecisos 
se extienden, se retuercen y se traslapan, con 
colores contrastantes que dan paso a una imagen 
sobrecogedora. 
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Norman MeJis 


TELEVISION CUT 
1964 

Oil on canvas 

57 x 40 cm 


Norman Mejía's forms despise the concept of  - 
harmony. His figures transgress all established 
parameters, creating images that conjugate 
multiple fields of artistic expression. Television 
Cut freely wanders between new figuration and 
abstraction; bodies and objects are fragmented 
into uncertain areas of color, but preserve their 
own organic composition, rhythm, and logic. 
Imprecise bodies extend, twist, and overlap with 
contrasting colors that give way to dreadful images. 








VIANDANTES 
2006 

Objetos encontrados 
Variables 


En su trabajo, Juan Luis Mesa recurre al uso de 
objetos cargados de memoria a los que suma 
elementos orgánicos, dando como resultado un 
tiempo abruptamente contenido. El deterioro 
del material, la oxidación y la deshidratación, 
son marcas poéticas que le dan sentido de 


envejecimiento y experiencia acumulada a su obra. 


Viandantes, en palabras del artista, “es un arrume 
de empolves que reúnen en lo oculto el contenido 
de tanto ir y venir”. Recrea un lugar ausente, 
deshabitado, de rincones humedecidos por el tacto 
imperceptible del tiempo. Con esta obra Juan Luis 
ratifica su vocación de escultor que se detiene en 
la materia, en la capa, la hendidura, la partícula. 
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WAYFARERS 
2006 
Objects found 


Variable 


In his work, Juan Luis Mesa makes use of objects 
loaded with memory, to which he adds organic 
elements; the result being: abruptly detained time. 
Deteriorated material, oxidation and dehydration 
are poetical marks that give his work a sense of 
ageing and accumulated experience. Wayfarers, 

in the artistis words, “is a pile of dustinesses that 
add to what is hidden, the contents of so much 
coming and going”. He recreates inside an absent, 
uninhabited place, whose corners have been 
dampened by the imperceptible touch of time. With 
this work, Juan Luis ratifies his disposition of a 
sculptor that stops before matter, before the layer, 
the crack, the particle. 











COLCHÓN 

1995 

Video escultura 
70x 50 x 50 cm 


La trayectoria de Ana Claudia Múnera se ha 
destacado por una fidelidad permanente en la 
exploración de la vídeo instalación, consagrándose 
como una de las principales figuras en este género 
dentro de nuestro país. Su obra, finamente elaborada 
a nivel conceptual, recoge preocupaciones cotidianas 
y las presenta bajo la reiteración de la imagen y el 
sonido. Complementa el vídeo con algunos objetos 
simbólicos en medio de amplios recintos donde 
prima el vacío. En su trabajo, los monitores son 
objetos escultóricos que personifican las imágenes 
y se hacen merecedores de vestuarios y envolturas. 
La obra “Colchón” parte de una imagen arquetípica 
sobre la mudanza no siempre voluntaria de los 

seres humanos. Migrar plantea una situación de 
vulnerabilidad en la que surgen las más diversas 
formas de exclusión, desarraigo, marginamiento 

y soledad. Moverse del lugar de origen, del nicho 
habitual, es traspasar la línea fronteriza que separa 
lo propio de lo ajeno, una región, un país, una lengua 
común, unas filiaciones afectivas. Dicho alejamiento 
está habitado por diversos matices: a la vez de 
implicar la fuga, también implica en muchos casos el 
retorno, el renacer de la memoria. En el medio va la 
experiencia del viajero, como ritual transformador de 
visión del mundo. 
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MATTRESS 
1995 

Video sculpture 
70x 50 x 50 cm 


Ana Claudia Múnera's artistic trajectory is 
characterized by permanent faithfulness in exploring 
video installations; she is one of the main figures in 
this field in Colombia. Her work, finely elaborated at 
the conceptual level, assembles everyday concerns 
and presents them as the reiteration of image and 
sound. She complements her videos with symbolic 
objects in the midst of sizeable rooms in which 
emptiness is prevalent. In her work, screens become 
sculptural pieces that personify images and are 
worthy of costumes and wrappings. “Mattress” parts 
from an archetypical image of human beings moving, 
not always out of their own free will, from one place 
to another. Migrating implies a state of vulnerability, 
in which the most diverse forms of exclusion arise, 
uprooting, marginalization, and loneliness. Moving 
away from one's original home - the habitual niche, 
is to trespass the boundary line that separates that 
which belongs from that which ¡is alien - a region, 

a country, a common language, affective filiations. 
This distancing is inhabited by different shades: 

As it implies running away it also implies, in many 
cases, going back, the rebirth of memory. Halfway, 
the experience of the traveler is seen as a ritual that 
transforms our view of the world. 











SIN TÍTULO 

2009 

Acrílico sobre MDF 
15 x 184 x 6 cm 


Con esta obra, Beatriz Olano reitera su afinidad 
por la geometría y la abstracción. Nuevamente 
recompone el espacio al introducir un formato, en 
extremo alargado, de bandas de color que dialogan 
con el muro en blanco. La simpleza formal de su 
pintura en acrílico contrasta con la alternancia 
asimétrica, vibrante y sin embargo equilibrada, de 
franjas en colores. 
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UNTITLED 
2009 

Acrylic on MDF 
15 x 184 x6 cm 


With this work, Beatriz Olano reiterates her 
affinity with geometry and abstraction. She, once 
again, reforms space by introducing an extremely 
elongated format of color strips that converse with 
the white wall. The formal simplicity of her acrylic 
painting contrasts with the asymmetric, vibrant, 
yet balanced alternation of color strips. 











CABLE 
1978 
Fotografía 
719x73cm 


A través de toda su producción, Jorge Ortiz ha 
creado imágenes ambiguas que se ubican en el 
umbral entre el dibujo y el carácter documental 
de la imagen fotográfica. El trabajo de Ortiz está 
obsesivamente vinculado al problema del paisaje, 
con piezas que se inscriben de manera tácita 
dentro de la tradición antioqueña. Sin embargo, 
obras como Cable no representan un paisaje 
cargado de falsas nostalgias, sino más bien una 
auténtica contraposición entre lo humano y la 
naturaleza, de la misma manera en que los cables 


eléctricos se superponen a la inmensidad del cielo. 
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CABLE 
1978 
Photograph 
TIM TO cm 


Throughout his artistic work, Jorge Ortiz has 
created ambiguous images that lie between 

the threshold of drawing and the documental 
character of the photographic image. Ortiz" work is 
obsessively connected to the landscape problem, 
with pieces that are tacitly inscribed in the 
traditions of Antioquia. Nevertheless, works such 
as Cable do not represent a landscape of false 
nostalgias, instead a rather authentic antagonism 
between that which ¡is human and nature, in the 
same way in which the immensity of the sky Is 
superimposed by the electric cables. 











y 
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ÍDOLO CON SOMBRERO 
2007 


Piedra tallada 
48 x 28 x 27 cm 


La obra de Nadín Ospina retoma los elementos 
cotidianos de la infiltración cultural occidental 
contemporánea, fundiéndolos con formas de la 
concepción estereotipada del arte latinoamericano 
para dar como resultado falsos ídolos, que con 
punzante humor introducen un cuestionamiento 
por los significados históricos y culturales. Más 
allá de una inocente apropiación de elementos, 
Ospina realiza una sofisticada hibridación de 
significaciones y paradigmas que aluden a la 
redefinición constante que sufren hoy las culturas 
y a la fetichización de lo exótico. 
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IDOL WITH HAT 
2007 
Carved stone 


48 x 28 x 2/7 cm 


Nadín Ospina recaptures the daily elements 

of current western cultural infiltration, fusing 
these elements with forms from the stereotyped 
conception of Latin American art to obtain false 
idols; thus questioning, with keen humor, their 
cultural and historical meanings. Beyond an 
innocent appropriation of elements, Ospina creates 
a sophisticated hybridization of meanings and 
paradigms that point to a fetishizing of the exotic 
and to a constant, current, redefining of cultures. 











MUJERES EN ESTANDARTE 
1999 

Pigmentos sobre lienzo 

127 x 87 cm 


El tema de la dualidad entre dos gemelas es una 
preocupación recurrente y autobiográfica en la 
obra de Ana Patricia Palacios. Su búsqueda por 
el mundo de la figuración se detiene en cuerpos 
insinuados, formas simples, donde la preocupación 
se ciñe en la identidad de los personajes. 
Dentro de su trabajo pictórico, fortalecido 

por su residencia en Francia, Ana Patricia se 
expresa por medio del dibujo, la mancha y el 
uso discreto del color, aprovechando el impacto 
de la mezcla técnica. Entre la cera, la tinta y el 
collage, compone imágenes veladas y espesores 
texturados, en donde incluye eventualmente 
fragmentos de tela cruda. Su obra íntima no se 
detiene en lo anecdótico, para posibilitar así una 
lectura universal. 
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WOMEN ON BANNERS 
1999 

Pigments on canvas 

127 X 87 cm 


The topic of duality between two female twins 

is a recurrent, autobiographical concern in Ana 
Patricia Palacios” work. Her search for the world 
of figuration stops at insinuated bodies and simple 
forms, where there is more concern for the 
identity of the characters. In her pictorial work, 
strengthened by her stay in France, Ana Patricia 
expresses herself through drawings, spots, and 
the use of discrete colors, taking advantage of 
technical mixtures. Using wax, tint, and collage 
she composes veiled images and textured 
thicknesses, occasionally including fragments of 
coarse cloth. Her intimate work does not stop at 
the anecdotic, thus enabling universal reading. 








LLUVIA 

2003 

Acrílico, recinas, objetos 
94 x 94 x 20 cm 


Luis Fernando Peláez nos presenta en su trabajo 
un paisaje deshabitado, ajeno y repetitivo, como 
rasgo de una modernidad que carcome la memoria 
y el sentido de lugar de los hombres. 

El desencanto del pasajero, flotante en el espacio 
vaporoso, humedecido, oxidado, encuentra 
resguardo en el arribo a casa. La casa, arquetipo 
de refugio e intimidad, regresa al anónimo 
transeúnte al origen, al hogar; interioriza la 
pérdida del ser y la restituye. 

La obra de Peláez, recursiva en el uso de diversos 
objetos intervenidos con resinas y otras materias, 
se caracteriza por su impecable transparencia 

y por el desarrollo de una delicada poética de lo 
elemental. 
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RAIN 
2003 
Acrylic, resis, objects 


pun 


54 x 54 x 20 cm 


In his artistic work, Luis Fernando Peláez presents 
an alien, repetitive, uninhabited landscape as 
characteristic of a type of modernism that 

enaws at memory and whittles down men's 

sense of place. The passenger's rusty and moist 
disenchantment, floating in vaporous space, finds 
solace upon arriving home. Home, the archetype 
of refuge and intimacy, returns the anonymous 
passerby to his origin, his dwelling; by interiorizing 
the loss of being, it restores his sense of being. 
Peláez's work, resourceful in his use of diverse 
objects, interposed with resins and other 
materials, is characterized by its impeccable 
transparency and by the delicate, poetic 
development of the elemental. 
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SIN TÍTULO 

De la serie TRAMPAS: “AUTORRETRATO” 
1979 

Acuarela 

36 x 36 cm 


Luis Alfonso Ramírez construye lugares y 
personajes en una refinada técnica acuarelista 
que sorprende en primera instancia por su 
belleza para luego llevarnos hacia personajes 
solitarios que deambulan, personajes urbanos; el 
color gris de la ciudad se presenta con el mismo 
totalitarismo que en la realidad, son esquinas de 
la ciudad que albergan todo tipo de figuras que no 
son del todo inocentes. En Autorretrato visita sus 
lugares creados; con algo onírico y perturbador, el 
artista se presenta allí con la misma soledad que 
encontramos en sus otras creaciones. 
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UNTITLED 
From the TRAPS series: “SELF-PORTRAIT" 


1979 
Watercolor 
36 X 36 cm 


With refined technique, watercolorist Luis Alfonso 
Ramírez builds places and characters, which at 
first surprise us because of their beauty and then 
lead us to solitary, ordinary, wandering, urban 
characters - city-people. The grayish hue of the 
city is presented with the same totalitarianism of 
its reality, presenting city corners inhabited by all 
kinds of figures, which are not totally innocent. 

In Self-portrait, the artist visits his own created 
places, with a touch of something perturbing and 
oneiric, he presents the same loneliness found in 
his other works. 








SIN TÍTULO 

De la serie DEMOSTRATIVOS 
2006 

Mixta sobre pergamino animal 
45cmQ 


Contenidas en un espacio redondo, Marta Ramírez 
nos presenta dos figuras congregadas en un gesto 
profundamente humano; el abrazo, apretón de 
emociones, concentra lo insondable: la pérdida, 

la desaparición o quizá el encuentro. Por medio 
del acto de dibujar y desdibujar, Ramírez evoca 

la fragilidad del instante que se desvanece, y sin 
embargo, se retiene en la memoria. El formato 
circular, símbolo de lo infinito, condensa el 
momento vivido que se encarna en la piel; no en 
vano, su obra se soporta sobre un pergamino 
animal. 
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From the DEMOSTRATIVES series 


FATarA 
¿OU0UOD 
Y PA 7 z A 4 
Mixed on animal parchment 


458cm0 


Comprised within a round space, Marta Ramirez 
depicts two figures congregated in a profound 
human gesture, a hug. Án embracement, the 

tight hugging of emotions, concentrates the 
unfathomable, loss, disappearance, or, perhaps 
an encounter. By way of drawing and un-drawing, 
Marta Lucia Ramírez evokes the fragility of the 
moment that fades and is yet retained by memory. 
The circular format, symbol of infinity, condenses 
the felt moment embodied in the skin. No wonder, 
her work is done on animal parchment. 








SIN TÍTULO 

s.f. 

Hierro oxidado 
29x23x36 cm 


El trabajo de Ramírez Villamizar, tanto en el 
formato pequeño como en el formato monumental, 
se define con autoridad por el lenguaje del 
geometrismo y el arte constructivo. El espíritu 
ordenado del autor y su profundo sentido de lo 
estricto lo inscriben en el mundo de la recta, la 
diagonal y los ángulos apuntados, donde la razón 
y la función organizadora dan forma a la obra. 

No obstante, Villamizar es barroco en su rigor 
constructivo y a la vez clásico y austero en su 
referencia geométrica a la metáfora de lo natural. 
Su obra es la suma de fuerzas antagónicas, 
sintetizadas sobre el metal rectilíneo, que escapan 
a todo fin clasificatorio. 
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ANO Hamíre 


all) > 


UNTITLED 

n.s. 

Rusted iron 

25 x 23 x 36 cm 


Ramírez Villamizar's work, in small as well as 

in monumental format, is authoritatively defined 
by the language of geometrism and constructive 
art. His orderly spirit and profound sense of 
strictness inscribe him in the world of straight 
lines, diagonals, and angles, where reason and 
organizing function shape the work. Nevertheless, 
Villamizar is baroque in his constructive rigidness, 
and at the same time classical and austere in his 
geometric reference to natural metaphor. His work 
Is the sum of antagonizing forces - synthesized 
upon the rectilinear metal, that escape all 
classification. 
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PAISAJE CON DOS MUJERES 
1977 

Acrílico 

100 x 100 cm 


Con sobrios planos de color, Javier Restrepo 
recrea una escena de ciudad próxima y cotidiana. 
Dentro del paisaje de un barrio sombrío introduce 
la ilusión de dos mujeres tomando aliento a la 
vista de un espectador oculto. El pintor, observador 
curioso, fantasea con la presencia de una de sus 
grandes divas, Rita Hayworth, seductora en un balcón. 
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LAND WITH TWO WOMEN 
1977 

Acrylic 

100 X 100 cm 


With sober-color planes, Javier Restrepo recreates 
a close, everyday life, urban scenario. Within 

the landscape of a somber neighborhood, he 
introduces the illusion of two women catching 
their breath, observed by a hidden spectator. 

The painter, curious observer, fantasizes with 

the presence of one of his divas, Rita Hayworth, 
standing seductively in a balcony. 
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SIN TÍTULO 

De la serie MUTANTES 
1990 

Madera y laca 

130 x 130 cm 


Los Umbrales realizados por el maestro Carlos 
Rojas entre 1990 y 1993, son construcciones 
hechas de materiales crudos, oxidados, roídos 

por la intemperie, el paso del tiempo y el olvido. 
Se trata de maderas quemadas, pedazos de 

tejas metálicas, carteles incompletos, costales 
sucios que dan cuenta de espacios inhabitados 

y ambientes domésticos en deterioro; el artista 
recompone sitios de reflexión y descanso, “no para 
olvidar, sino para tener en cuenta que ellos son 
imágenes reconstruidas, cuya puerta se hallará 
siempre entre abierta”.* 

Esta clase de reformulación ha sido una constante 
en la obra de Carlos Rojas, en la que se mantiene 
además la viva preocupación por la simplicidad 
estructural. Simplicidad, puramente de carácter 
formal, que se contrapone a la complejidad del 
resultado conceptual obtenido. 

La serie Mutantes está compuesta por varias 
piezas, dos de las cuales se encuentran en la 
colección del MAMM. Una de éstas es la obra 

aquí presente, en la cual se corrobora, por su 
tratamiento expresivo, el propósito deconstructivo 
del artista. 





UNTITLED 

From the MUTANTS series 
1990 

Wood and lacquer 

130 x 130 cm 


Thresholds, created by artist Carlos Rojas between 
1990 and 1993, are a series of constructions 
made with weather-beaten, rusty, raw materials, 
affected by time and oblivion. These include 
burnt pieces of wood, bits and pieces of metallic 
roof tiles, incomplete posters, and dirty sacks, 
which depict uninhabited places and deteriorated 
domestic atmospheres; the artist re-composes 
places for meditation and rest, “not to forget, but 
for taking into account that they are reconstructed 
images, whose doors shall always be open”. * 
This type of re-formulation has been constant 

in Carlos Rojas's work; and it shows that the 
artist maintains concern for structural simplicity. 
Simplicity, purely of formal character, as opposed to 
the complexity of the achieved conceptual result. 
The Mutants series is composed of various 
pieces, two of which are found in the collection 
of the MAMM. The one currently exhibited here 
corroborates, in its expressive treatment, the 
artist's aim at deconstructivism. 


*CARLOS ROJAS, Iriarte, Textos Escogidos, Bogotá, Montes Editores. Seguros Bolivar, 1993, p 13 
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PLANAS 

1969 

Lápiz sobre papel 

32 x 21 cm c/u [6 piezas] 


Bernardo Salcedo llegó por sí solo a las mismas 
conclusiones de las tendencias vanguardistas, 
en un país donde éstas eran básicamente 
desconocidas. Su obra se caracteriza por el 
abandono del modelo natural, la afirmación del 
concepto, la resignificación de los materiales, 
la simplificación de los recursos expresivos y 
el cuestionamiento de los oficios tradicionales. 
Dentro de este marco lógico realiza sus Planas, 
con las cuales muestra que en la cotidianidad 
hay otras cosas que, aunque parecen muy 
insignificantes, son claves en la vida de las 
personas, haciendo un agudo cuestionamiento 
a esos valores tradicionales de la sociedad que 
terminan por anular al sujeto. 
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. 20 U 
PENMANSHIP 
1969 


Pencil on paper 
32 x 21 cm each [6 pieces] 


In a country where vanguard trends were basically 
unknown, Bernardo Salcedo arrived, on his own, at 
the same conclusions as did the vanguardists. His 
work is characterized by abandonment of natural 
models, affirmation of concept, re-signification of 
materials, simplification of expressive resources, 
and questioning of traditional crafts. Within 

this logical frame, he created Penmanship, with 
which he shows that in everyday life there are 
other things, which although they may seem 
insignificant, are key in people's lives. Thus, he 
questions those traditional values of society that 
annihilate the subject. 
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RINGO STAR RINGO STAR 

1964 1964 

Escultura en madera Wood sculpture 

54 x 52 cm 54 x 52 cm 

A través de su obra Hernando Tejada describe lo Hernando Tejada describes what he sees through 
que ve, tal vez por eso en algún momento llegó a his work; perhaps this is why he was once 

ser considerado como un artista Pop —aunque su considered a Pop artist, even though his aesthetic 
estética se aleja bastante de esta tendencia—. Sus is quite far from said trend. His characters are 
personajes están esquematizados, armados con synthesized, assembled with a rigid symmetric 
una composición rígida y simétrica que les otorga composition that gives them an aspect that is 

un aspecto entre grotesco y divertido. between the grotesque and the amusing. 
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SIN TÍTULO 

De la serie el NIÑO ENTRETENIDO 
1952 

Óleo sobre lienzo 

80 x 70 cm 


Con su habitual lenguaje pictórico de color 
sombrío, trazo grueso y una sutil angustia 
poética, Lucy Tejada nos presenta su obra El 
niño entretenido. Se trata de una composición 
cerrada y vigorosa, donde la figura protagónica, el 
niño, se recrea con su inocencia en medio de un 
escenario austero y cotidiano. La mente posada 
en la fina cuerda roja olvida los apuros. Mientras 
tanto, la artista se ocupa de la pintura en la que 
manifiesta su gusto por el empaste e insinúa su 
influencia por el tratamiento formal del realismo 
mexicano. No es ésta una imagen combativa, tan 
solo enuncia, con un sentimiento profundamente 
humano. 
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UNTITLED 

From THE ENTERTAINED CHILD series 
1964 

Oil on canvas 

80 X 70 cm 


With her usual somber-color pictorial language, 
thick painting, and subtle poetic anguish, Lucy 
Tejada presents her work, The entertained child. 
This is a closed, vigorous composition, in which 
the main figure, the child, is re-created with his 
innocence, amidst an austere everyday scenario. 
The mind, concentrated on the fine red cord, 
forgets its cares. Meanwhile, the artist occupies 
herself with the painting, in which she manifests 
her taste for impasto and also insinuates having 
been influenced by formal treatment of Mexican 
realism. This is not a combative image, it merely 
enunciates with profound human feeling. 
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INTERFERENCIA 47 
2008 

Esmalte sobre madera 
200 x 65 cm 


La serie Interferencia 47 está conformada por 
pinturas que, a pesar de que inicialmente y 

a distancia parecerían estar perfectamente 
elaboradas a través de procedimientos técnicos, 
han sido construidas a partir del gesto pictórico. 
Uhía deja chorrear el pigmento líquido por el 
soporte vertical creando así líneas y formas 
ambiguas que se ubican en un espacio intermedio 
entre lo estandarizado y lo expresivo. 
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INTERFERENCE 47 
2008 

Enamel on wood 
200 x 65 cm 


The series Interference 47 1s comprised of 
paintings, which although initially and at first 
glance might seem to have been perfectly 
elaborated through technical procedures, are 
actually constructed by parting from pictorial 
gesture. Uhía lets the liquid pigment drip down the 
vertical support; thus creating ambiguous lines 
and forms that stand in an intermediate place 
between standard and expressive. 
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MEDELLÍN UN LECHO DE ROSAS 

1982 

Reconstrucción, ensamblaje de flores artificiales 
y cama metálica 

50 x 210 x 90 cm 


La obra de Juan Camilo Uribe se destaca 

porque se aleja de forma franca y rotunda de 

las estrategias del arte tradicional. Armado de 
una patente agudeza, humor y actitud libre e 
iconoclasta, Juan Camilo Uribe tocó siempre las 
fibras más sensibles de lo que significaba ser 
colombiano. Esta obra retoma el lenguaje esencial 
de lo popular para presentar las contradicciones 
de la sociedad y evidenciar la paradoja que 
siempre está presente en las verdades de la 
cultura: la religión, la patria, la ley, el género. 
Con Medellín un lecho de rosas Juan Camilo Uribe 
visibiliza los difusos límites entre lo sacro y 

lo profano. Con aguda ironía nos sorprende al 
banalizar lo que parece ser más sagrado. 
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MEDELLIN A BED OF ROSES 

1982 

Reconstruction, assembiage of artificial flowers and 
a metal bed 

50 x 210 x 90 cm 


Juan Camilo Uribe's work stands out because 

It separates itself, in a definite and honest way, 
from the strategies of traditional art. Armed with 
manifest sharpness, humor, and a free iconoclast 
attitude, Juan Camilo Uribe always touched the 
most sensitive fibers of what it means to be 
Colombian. This work makes use of the essential 
language pertaining to what is popular, to present 
society's contradictions and evidence the ever 
existing paradox in cultural truths: Religion, 
homeland, law, gender. In Medellín a bed of roses, 
Juan Camilo Uribe makes visible the diffuse 
boundary between sacred and profane. With sharp 
irony, he surprises us by turning that which seems 
most sacred into banality. 
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IS THE GLASS HALF EMPTY OR HALF FULL? 
2007 


Acrílico bordado sobre tela 
145 x 100 cm 


Aníbal Vallejo se mueve entre imágenes suscitadas 
por lo vivido, por lo visto. Recuerdos viejos que se 
presentan en un objeto reviven la infancia a través 
de una prenda o un juguete en particular. Así, su 
obra está atravesada por esas ambigúedades de 
la memoria inacabada que nos llegan desde la 
infancia perdida. La serie /s The Glass Half Empty 
or Half Full? corresponde a la angustia latente 

de la vida diaria, el optimismo un poco ingenuo 
que se opone y se sobrepone al pesimismo, a 
la tragedia y a la incertidumbre de una tosca 
realidad y un futuro indeterminado. 
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IS THE GLASS HALF EMPTY OR HALF FULL? 
2007 
Acrylic and embroidery on fabri: 

x 100 cm 


Aníbal Vallejo moves among images prompted by 
what he has lived and seen. Memories of travels, 
presented by an object, relive childhood through a 
particular toy or article of clothing. Thus, his work 
is permeated by those ambiguities of unending 
memory that come to us from a lost childhood. 
The series /s The Glass Half Empty or Half Full? is 
consistent with the latent anguish of everyday life, 
with the slightly naíve optimism that opposes 
and overcomes pessimism, and with the tragedy 
and uncertainty of a crude reality and an 
undetermined future. 
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RONL avda 


SIN TÍTULO UNTITLED 

s.f. n.S. 

Bronce y cristal Bronze and crystal 

97 x 97 x 46 cm 57 x 57 x 46 cm 

Generalmente las esculturas de Ronny Vayda Generally, Ronny Vayda's sculptures depart from 
están hechas a partir de uniones de planos que the intersection of two planes that form an edge. 
forman una arista. Sus creaciones encierran His creations enclose the antagonism of two 

el antagonismo de dos materiales tan disímiles materials that are as dissimilar as iron and glass, 
como son el hierro y el vidrio, contraponiendo la counterpoising transparency to opaqueness, 
transparencia a la opacidad, la posibilidad de la implying the possibility of having a translucent 
penetración visual de un material translúcido a la material visually penetrate the hardness of metal; 
dureza del metal, estableciendo así un eficaz juego thus, creating an effective game of opposites. 


de contrarios. 
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HOMENAJE A SONIA BRAGA 
1984-85 

Pintura sobre tela estampada 
207 x 106 cm 


Los trabajos donde Marta Elena Vélez interviene 
de manera punzante los estampados de las telas 
comerciales, constituyen su más irreverente e 
imaginativa aproximación a la pintura, con los 
múltiples sentidos con que ésta está cargada. 
Homenaje a Sonia Braga es un magnífico ejemplo 
de esta producción, donde ingeniosamente la 
artista sobrepone, pero más que eso, antepone el 
océano a una composición tropical, llena de flores 
y guacamayas de colores. 
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TRIBUTE TO SONIA BRAGA 
1984-85 

Painting on printed fabric 

207 x 106 cm 


The works in which Marta Elena Vélez intervenes, 
in a piercing way, the print on commercial textiles, 
constitute her most irreverent and imaginative 
approximation to painting, in all of its meanings. 
Tribute to Sonia Braga is a magnificent example 

of said production; in it, the artist ingeniously 
superimposes the ocean, more so, gives it 
preference, in a tropical composition full of 
flowers and colorful parrots. 
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SEGMENTO 

1988 

Ensamblaje en pizarra 
10 x 120 x 60 cm 


Hugo Zapata ha explorado la energía contenida en 
la piedra pizarra, investigando sus posibilidades 
formales, expresivas y simbólicas. La observación 
detallada y la sensibilidad en el descubrimiento 
de vetas, texturas, relieves, brillos y colores, 

han dado como resultado la trasmutación de la 
laja en un objeto escultórico con un gran poder 
evocador de la tierra y su entramado. Segmento 
de Hugo Zapata, presenta la piedra como material 
fundamental, intervenido por procesos naturales y 
artificios técnicos, con los que el artista construye 
una topografía orgánica. La pizarra ahora es la 
síntesis del paisaje -suelo- y encarna todo su 
espesor y antigúedad. 
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SEGMENT 

1988 

Assemblage on slate 
10 x 120 x 60 cm 


Hugo Zapata has explored the energy contained in 
slate-rock, researching its formal, expressive, and 
symbolic possibilities. His detailed observation 
and sensitivity have led to discovering streaks, 
textures, relieves, shines, and colors, which have 
given way to the transmutation of slate sheets 

into sculptural objects that are reminiscent of 
earth and its frameworks. Hugo Zapata's Segment 
present rock as a fundamental material, intervened 
by natural processes and technical artifices, 

with which the artist constructs an organic 
topography. Slate becomes the synthesis of the 
landscape -soil- incarnating all of its thickness and 
ancientness. 
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FREDY ALZATE 

En blanco / In White - 2008 

Acrílico sobre lienzo / Acrylic on canvas 
83 x 83 cm 

Donación del artista / Donated by the artist 


ALVARO BARRIOS 

Fantasía sobre la gitana dormida / Fantasizing about 
the Sleeping Gypsy - 1976 

Acrílico sobre lienzo / Acrylic on canvas 

94 x 149 cm 

Donación del artista / Donated by the artist 


RODRIGO CALLEJAS 


Paisaje agredido / Aggressed Landscape - 1993 

Óleo sobre lienzo / O:l on canvas 

Variable / Variable 

Donación Suramericana de Seguros y por el artista / 
Donated by Suramericana de Seguros and the artist 


MARIA TERESA CANO 

Tregua / Truce - 2005 

Objetos escultóricos / Sculptural objects 

45 x 51 x 51 cm 

Donación de la artista / Donated by the artist 


RICARDO CARDENAS 

De la serie “Nidos” / From the “Nests” series - 2008 
Ensamblaje en aluminio pintado / Assemblage in 
pamted aluminum 

35 x 127 x 117 cm 

Donación del artista / Donated by the artist 


ANTONIO CARO 

"751" - 1974 

Acuarela y collage / Watercolor and collage 
35 x 25 cm (4 piezas) / (4 pieces) 
Donación / Donated by Alberto Sierra 


ALEJANDRO CASTANO (*) 

Balsero / Rafter - 2009 

Ensamble (Madera, plomo) / Ensemble (Wood, lead) 
15 x 100 x 5 cm 

Donación del artista / Donated by the artist 
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JOHN CASTLES 

Sin Título / Untitled - s.f./n.s. 

Lámina de hierro soldada / Welded iron sheet 
64 x 60 x 48 cm 

Donación / Donated by Alberto Sierra 


ALVARO CORREA (*) 

En-cajas / Fit-into boxes - 2008 

Objeto: Laca piroxilina-plomo / Object: piroxiline- 
lead lacquer 

Variables / Variables 

Donación del artista / Donated by the artist 


CARLOS CRUZ-DIEZ 

Physicromie $$ 2108 - 1984 

Mixta / Mixed 

101 x 201 cm 

Donación del artista / Donated by the artist 


OLGA DE AMARAL 

Farallón al Ocaso / Cliff at dusk - 1972 
Tapiz (Mixta) / Tapestry (Mixed) 

170 x 220 cm 

Donación de la artista / Donated by the artist 


OLIVIER DEBRÉ 


Rojo rayado, mancha verde, Medellín / Striped red, 


green spot, Medellín - 1997 

Oleo sobre lienzo / Oi! on canvas 

100 x 100 cm 

Donación del artista / Donated by the artist 


CESAR DEL VALLE 

Autorretrato IV / Self-portrait VI - 2008 
Lápiz sobre cartón / Pencil on cardboard 
270 x 150 cm 

Donación del artista / Donated by the artist 


RAFAEL ECHEVERRI 

Sin Título de la serie “Persianas” / From the 
“Blinds” series - 1979 

Acrílico sobre lienzo / Acrylic on canvas 

10 x 110 cm 

Donación del artista / Donated by the artist 











CATALINA ESTRADA 


Soy una piedra preciosa / l'm a precious stone 
- 2009 

Ilustración digital / Digital illustration 

50 x 45 cm 

Donación de la artista / Donated by the artist 


JAIME FRANCO 


Babel - 2006 
Oleo sobre lienzo / O1l on canvas 
152 x 112 cm 


Donación del artista / Donated by the artist 


ETHEL GILMOUR 

El entierro de un Papa / The Funeral of a Pope - 
1979 

Acrílico sobre lienzo / Acrylic on canvas 

194 x 137 cm 

Donación de la artista / Donated by the artist 


JORGE GOMEZ 

Fragmento urbano / Urban fragment - 2008 
Oleo sobre madera / O:l on wood 

65 x 61 cm 

Donación del artista / Donated by the artist 


MAURICIO ARTURO GOMEZ 

Formas Naturales de luz / Natural Forms of Light 
- 1994 

Acrílico sobre tela / acrylic on fabric 

159 x 125 cm 

Donación del artista / Donated by the artist 


LEONEL GONGORA 

Sin Titulo / Untitled - 1974 

Óleo sobre lienzo / O1l on canvas 

137 x 122 cm 

Donación del artista / Donated by the artist 


BEATRIZ GONZALEZ 

Saluti da San Pietro - 1971 

Esmalte sobre muebles / Enamel on furniture 
61 x 38 x 38 cm 

Donación de la artista / Donated by the artist 











LUIS GONZALEZ PALMA 

La luna / The moon - 1989 

Fotografia / Photograph 

48 x 48 cm 

Donación del artista / Donated by the artist 


CARLOS GRANADA 

Por su extraordinaria belleza fue elegida Susy 
Primera / Due to her extraordinary beauty, Susi 
was elected first - 1965 

Oleo sobre lienzo / Ou! on canvas 

102 x 73 cm 

Donación / Donated by Mario Arango 


ENRIQUE GRAU 

Amor chino / Chinese Love - sf. /ns 
Ensamblaje / assemblage 

33 x 47 x 29 cm 

Donación del artista / Donated by the artist 


GRUPO UTOPIA 

Jorge Mario Gómez (*), Patricia Gómez, 
Fabio Antonio Ramírez 

Creciente / Crescent - 2007 

Escultura en aluminio / Sculpture in aluminum 

20 x 28 x 42 cm, 21 x 28 x 43 cm, 20 x 27 x 42 cm 
(3 piezas) / (3 pieces) 

Donación de los artistas / Donated by the artists 


JUAN RAUL HOYOS 

De la serie Down town / From the “Down town” 
series - 2007 

Acrílico sobre lona / acrylic on heavy fabric 

64 x 85 x 9 cm (tríptico) / (triptych) 

Donación del artista / Donated by the artist 


OSCAR JARAMILLO 

Sin Título / Untitled - st /ns 

Dibujo / Drawing 

69 x 46 cm 

Donación del artista / Donated by the artist 


ALVARO MARIN 

Sin Título / Untitled - 2007 

Acrílico sobre lienzo / Acrylic on canvas 
100 x 100, 35 x 35 cm (diptico) / (diptych) 
Donación del artista / Donated by the artist 
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NORMAN MEJIA 

Corte de televisión / Television cut - 1964 
Óleo sobre lienzo / Acrylic on canvas 

57 x 40 cm 

Donación / Donated by Mario Arango 


JUAN LUIS MESA (*) 

Viandantes / Wayfarers - 2006 

Objetos encontrados / Objects found 
Variables / Variables 

Donación del artista / Donated by the artist 


ANA CLAUDIA MUNERA (*) 
Colchón / Mattress - 1995 

Video escultura / Video sculpture 

70 x 50 x 50 cm 

Donación de la artista / Donated by the artist 


BEATRIZ OLANO 

Sin Título / Untitled - 2009 

Acrílico sobre MDF / Acrylic on MDF 

15 x 184 x 6 cm 

Donación de la artista / Donated by the artist 


JORGE ORTIZ 

Cable / Cable - 1978 

Fotografia / Photograph 

75x75cm 

Donación del artista / Donated by the artist 


NADIN OSPINA 

Ídolo con sombrero / Idol with hat - 2007 
Piedra tallada / Carved stone 

48 x 28 x 27 cm 

Donación del artista / Donated by the artist 


ANA PATRICIA PALACIOS 


Mujeres en estandarte / Women on banners - 1999 
Pigmentos sobre lienzo / Pigments on canvas 

127 x 87 cm 

Donación de la artista / Donated by the artist 
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LUIS FERNANDO PELAEZ (*) 

Lluvia / Rain - 2003 

Acrílico, resinas, objetos / Acrylic, resins, objects 
54 x 54 x 20 cm 

Donación del artista / Donated by the artist 


LUIS ALFONSO RAMIREZ 

De la serie trampas “Autorretrato” / From the 
“Traps” series: “Selfportrait” - 1979 

Acuarela / Watercolor 

36 x 36 cm 

Donación del artista / Donated by the artist 


MARTA RAMÍREZ (*) 


De la serie “Demostrativos” / From the “Demon- 
stratives” series - 2006 

Mixta sobre pergamino animal / Mixed, on animal 
parchment 

45cm0 

Donación de la artista / Donated by the artist 


EDUARDO RAMIREZ VILLAMIZAR 
Sin Título / Untitled - st. /n.s. 

Hierro oxidado / Rusted iron 

25 x 23 x 36 cm 

Donación del artista / Donated by the artist 


JAVIER RESTREPO 


Paisaje con dos mujeres / Landscape with two 
women - 1977 

Acrílico / Acrylic 

100 x 100 cm 

Donación del artista / Donated by the artist 


CARLOS ROJAS 

Sin Título. De la serie mutantes / Untitled. From 
the series Mutants - sf. /ns 

Madera y laca / Wood and lacquer 

130 x 130 cm 

Donación familia del artista / Donated by the family 
of the artist 


BERNARDO SALCEDO 


Planas / Penmanship - 1969 

Lápiz sobre papel / Penc:! on paper 

32 x 21 cm c/u (6 piezas) / (6 pieces) 
Donación del artista / Donated by the artist 





HERNANDO TEJADA 

Ringo Star - 1964 

Escultura en madera / Wood sculpture 

54 x 52 cm 

Donación Familia Tejada / Donated by Tejada family 


LUCY TEJADA 

De la serie: "El niño entretenido” / From “The 
entertained child” series - 1952 

Óleo sobre lienzo / Oil on canvas 

80 x 70 cm 

Donación / Donated by Alberto Sierra 


FERNANDO UHIA (**) 
Interferencia 47 / Interference 47 - 2008 
Esmalte sobre madera / Enamel on wood 
200 x 65 cm 

Donación del artista / Donated by the artist 


JUAN CAMILO URIBE 

Medellín un lecho de rosas / Medellín a bed of 
roses - 1982 

Reconstrucción, ensamblaje de flores artificiales 
y cama metálica / Reconstruction, assemblage of 
artificial flowers and a metal bed 

50 x 210 x 90 cm 

Donación del artista / Donated by the artist 


ANIBAL VALLEJO 

Is the glass half empty or half full? - 2007 
Acrílico y bordado sobre tela / Acrylic and embro:- 
dery on fabric 

145 x 100 cm 

Donación del artista / Donated by the artist 


RONNY VAYDA 

Sin Título / Untitled - s.f./n.s. 

Bronce y cristal / Bronze and crystal 

57 x 57 x 46 cm 

Donación del artista / Donated by the artist 


MARTA ELENA VELEZ 

Homenaje a Sonia Braga / Tribute to Sonia Braga 
- 1984-85 

Pintura sobre tela estampada / Painting on printed 
fabric 

207 x 106 cm 

Donación de la artista / Donated by the artis! 


HUGO ZAPATA 


Segmento / Segment - 1988 

Ensamblaje en pizarra / Assemblage on slate 
10 x 120 x 60 cm 

Donación del artista / Donated by the artist 
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